Sevilla În Sevilla, care a crescut constant de la deschiderea Americii, începând din ultima treime a secolului al XVII -lea, Cercul artiștilor s -a adunat treptat, care în cele din urmă și -a creat propria direcție În formarea comunității manierei lor, celebrul maestru al Sevillei Martinez Montagnes ( - ) a jucat un rol crucial Cariera sa creativă de succes din perioada timpurie va fi examinată pe scurt aici, de când individul său Juan Martinez Montagnes Crucifixie, după copac pictat, înălțime de cm Ridnitsa din Catedrala din Sevilla Juan Martinez Montagnes Sf Heropim, Copac pictat, cm Santepins, mănăstire San Isidor del Campo Rularea scrierii de mână reflectă etapa de tranziție de la manierismul târziu la baroc Lucrările acestui maestru se străduiesc pentru o frumusețe echilibrată Al cărui ideal este subliniat printr -o expresie de calm senin, așa cum puteți vedea pe exemplul capodoperei sale „Crucifix” din Catedrala din Sevilla (vezi deasupra stânga) Termenii contractului pentru crearea acestei lucrări sunt adesea date în literatura de specialitate și arată gradul de interes al clientului în rezultatul final Ei spun că „El (Hristos) ar trebui să fie înfățișat în viață în momentul ultimei sale respirații Capul său este înclinat spre mâna dreaptă Privirea lui este întoarsă către cineva care stă mai jos, pe care îl plânge că ia chinul din vina lui " Spre deosebire de sculptura castilului, a delicatetului și a naturalismului despre Corpul este contrastat cu pliurile adânci ale unui bandaj jefuitor Sculptura din lemn a fost pictată de artistul Francisco Pacheko în tonuri mate pentru a atinge viața de viață Perioada de la până la este de obicei considerată cea mai semnificativă în activitatea Montagnes; În acest moment, el a creat împreună cu alte lucrări ale „Sf Ieronim” pentru nișa altarului mănăstirii Sant Isero del Campo din Biserica Santepins din Sevilla (veziÎn partea dreaptă sus), care poate fi observată doar în față Cu toate acestea, cifra este tăiată cu atenție în întregime, deoarece trebuia să o folosească în procesiuni Fidelitatea anatomică a lucrării este neobișnuit de mare: mușchii și venele, care sunt vizibile sub piele, sunt elaborate cu atenție Juan de Mesa Hristos Atotputernic, copac pictat, înălțime cm Sevilla, Iglesia de Isus Ghidul Francisco Ruis Hristos Dying, copac pictat, înălțime cm Sevilla, Iglesia del Patrosinio După recuperarea de la o boală grea în , Montagnes a apelat la modul de baroc ridicat Deja la bătrânețe, el a continuat să -și creeze capodoperele, cum ar fi „imaginea celei mai sfinte Fecioare” pentru capela Alabastosului Catedralei din Sevilla În - , a primit o ofertă de la Curtea de la Filip al IV-lea pentru a face un bust al regelui în lut, care, poate, trebuia să servească ca model pentru un fragment din statuia ecvestră ordonată de sculptorul italian Pietro Takka La fel ca Gregorio Fernandez în Castilia, Montagnes a fost destinat să aibă un impact semnificativ asupra sculpturii din Sevilla atât în ​​viață, cât și după moarte Little Living Juan de Mesa ( - ) de la Cordoba a devenit studentul și asistentul său șef În lucrările sale destinate în cea mai mare parte pentru profesionist Cesiunile, corespondența de precizie anatomică cu starea emoțională a fost anticipată de realismul caracteristic al școlii sculpturale din Sevilla Acest lucru poate fi văzut în lucrări atât de celebre ale lui De Messe ca „Atotputernicul Hristos” ( ) în Basilica del Grande din Sevilla (vezi deasupra stânga) Această lucrare ar putea fi inspirată de „Iisus suferință” din Montagnes; Observatorul este martor la umanitatea accentuată a imaginii lui Hristos, a cărei coroană a cărei coroană a săpat în frunte, chipul este redus prin suferință, iar pielea are o culoare palidă mortală În a doua jumătate a secolului, doi maeștri au ocupat locul principal în sculptura din Sevilla Unul a fost Alonso Kano, la care ne vom întoarce în legătură cu Granade; Alții - Jose de Arsa, un sculptor flamand care a ajuns în oraș în , aducându -l cu Pedro Roldan Poziție în sicriu, - lemn pictat, mai natural Spitalul de Sevilla La Karidad Alonso Kano Sf Ioan Botezătorul, Copac pictat, cm Valadolid, Muzeul Național de Sculptură Bătălia este un stil compozițional dinamic, datorită căreia barocul european s -a răspândit în oraș Lucrările sale pot fi văzute în Biserica San Miguel din Sherry de la Acest ordin i -a trecut de la Montagnes după moartea acestuia din urmă În a doua treime a secolului XVII, stilul baroc a fost înființat la Sevilla Sculptorul remarcabil din această perioadă a fost Pedro Roldan ( - ) Fiind naștere de la Sevilla, el a studiat totuși la atelierul lui Alonso de Mena din Granada, între și Revenind în orașul natal în , a căzut sub influența lui Jose de Arsa și a adoptat câteva elemente ale compozițiilor sale, de exemplu, coafuri caracteristice ale figurilor Sentimentul de patos tragic, dominat de lucrările sculpturale din această perioadă, găsește cea mai puternică expresie în ansambluri monumentale cu scene de pasiuni care erau comploturi comune de numeroase altare bisericești Unul dintre cele mai indicative exemple de acest fel a fost altarul din Biserica Spitalului La Karidad din Sevilla (vezi stânga) cu compoziția sculpturală „Regulamente în sicriu” ( - ) din opera lui Pedro Roldan Cea mai cunoscută și, în plus, singura femeie-sculptoare a sfârșitului secolului a fost Louise Roldan ( - ), fiica lui Pedro Roldan Lucrările ei sunt făcute la un nivel foarte înalt Ea a primit recunoașterea deplină a regelui, luând funcția de sculptor al instanței Cele mai semnificative lucrări ale sale sunt compoziții cu mai multe figurare de dimensiuni mici de teracotă Contemporanul din Louise - Francisco Guillaion, ultimul mare maestru al secolului al XVII -lea din Sentille, este renumit pentru „Hristos moare” (vezi P , în dreapta) La fel ca pe „crucifixurile” din Montagnes, create la începutul aceluiași secol, Hristos este încă înfățișat în viață, el arată întrebător la cer, iar țesătura lui, se pare că se învârte din vânt O comparație a acestor două lucrări ne permite să judecăm schimbările care au avut loc în sculptura din Sevilla în timpul secolului al XVII -lea Granada Dacă putem vorbi despre prezența în orașul sau regiunea unei școli de artă cu caracteristici unice caracteristice, atunci puteți indica pe deplin un astfel de fenomen în Granada În acest oraș, au fost create mici sculpturi din lemn - lucrări uimitoare concepute pentru cunoscători Aceste lucrări din secolul al XVII -lea au fost foarte populare, ceea ce este confirmat de gradul de răspândire a acestora în Spania De obicei, Alonso Kano ( - ) este considerat fondatorul Școlii Grannadan, cu toate acestea, în stadiul incipient, munca unor sculptori remarcabili precum Pablo de Rohas, frații Garcia și în special Alonso de Mena ( - ), care a fost o figură cheie în dezvoltarea acesteia, a fost foarte afectată de dezvoltarea sa Sculptura barocei timpurii Mulți artiști minunați au ieșit din atelierul lui De Mena, inclusiv propriul său fiu Pedro de Mena, printre ei a fost Pedro Roldan Când Alonso de Mena a murit în , fiul său era prea tânăr, iar Roldan a plecat spre Sevilla Astfel de modificări ar putea Viața artistică a Granei din viața artistică, dacă un artist atât de versatil ca Alonso Kano, care s -a mutat în orașul său natal ca arhitect, pictor și sculptor nu s -a întors aici la timp Tânărul Kano a urmat pe urmele tatălui său Miguel Kano, mutându -se cu el la Sevilla A primit instruire în atelierul lui Francisco Pacheko, unde s -a împrietenit cu Velazquez; Sculptorul a rămas la Sevilla până în , în timp ce influentul contele Olivarez, primul ministru al Filipului IV, l -a chemat la Madrid În timpul șederii sale la Sevilla, Kano a fost sub influența puternică a operei lui Montagnes, așa cum se poate observa în exemplul lucrărilor sale „Madonna Oliv” și „Sf Ioan Botezătorul”, care se află în prezent în Muzeul Național de Sculptură ( Vezi mai sus) și sunt caracterizate prin naturalism idealizat, ceea ce a devenit o caracteristică caracteristică a stilului său În Madrid, Kano s -a dedicat în principal picturii În , a decis să se întoarcă la Granada și să ia locul risipirii în catedrală; Acest privilegiu a cerut anumite sacrificii: în timpul anului, stăpânul urma să accepte demnitatea preotului și Catedrala Pedro de Mena Malagi, - Cor, parte, cedru copac Alonso Kano Imaginea celei mai sfinte Fecioare, Pictură policrom, înălțime cm Catedrala din Granada Terminați lucrările la interiorul bisericii S -a întors la profesia sculptorului și a obținut rezultate înalte în această direcție, așa cum se poate observa în lucrări atât de mici precum faimoasa figură policrom din arborele de cedru „Imaginea celei mai sfinte fecioare” din sacristia Departamentului Departamentul Consiliului (a se vedea mai sus) O figură de lemn pe o bază ovală este atât de simplificată și armonioasă, ca și cum ar fi invocat privitorul să se plimbe în jurul lui Compoziția este fabricată în gama naturală de tonuri albastre și verzui și este echipată cu auriu abundente Doar un artist care deține în egală măsură pictură și sculptură ar putea realiza o armonie atât de perfectă Opera lui Kano a avut o mare influență asupra colegului său Pedro de Meniu ( - ) - cel mai cunoscut sculptor al Școlii de la Sevilla Pedro de Mena a lucrat în Granada, dar în s -a stabilit în Malaga, lucrând la proiectarea corului catedralei acolo (vezi în partea de sus a stâncii și p , mai jos) Karl Yuusti credea că „aceasta este cea mai originală și perfectă lucrare a nu numai a artei spaniole, ci a tuturor sculpturii moderne Poate că, odată cu creația sa, Pedro de Men a reușit să facă ultimul și decisiv pas în sculptura Spaniei” În timpul șederii sale la Madrid și Toledo, Pedro a întâlnit Școala Sculpturală Castiliană, luând o serie de tipuri iconografice, până acum necunoscute în Andaluzia Stăpânul depindea în mare parte de natura sa emoțională, care a stabilit o amprentă asupra tuturor lucrărilor sale ulterioare Nu adesea misticism Sculpturile barocii spaniole au primit o expresie atât de clară ca în „Magdalena pocăită” ( ; vezi dreapta) Această lucrare în pentru o lungă perioadă de timp a fost transferată de Muzeul Prado de Muzeul Național de Sculptură din Valdolid; Cu câțiva ani în urmă, în condițiile acordului, s -a întors la Madrid și decorează în prezent expunerea principală a țării Există o speranță că această lucrare va fi returnată la Walyadolid, unde va fi principala comoară a colecției de sculptură În prezent, Pedro de Mena este prezentat aici de lucrarea „Sf Petru Alcan-Taransky” (vezi dreapta) Imaginea capului și a mâinilor sfântului sunt făcute într -o manieră realistă aproape tangibilă Sfânta Teresa Aville a spus despre această sculptură că ea afectează foarte mult sufletele credincioșilor, iar o haină monahală de diferite piese de lână îmbunătățește în continuare natura umană a acestui sfânt Madrid Partea finală a revizuirii sculpturii din secolul al XVII -lea va fi dedicată Curții de la Madrid, care a devenit un centru important al sculptorilor Ordinele de la rege, curteni și reprezentanți ai numelor nobile și importul activ de opere de artă străine au transformat Madrid într -un loc unde s -au reunit două mari școli spaniole Tot ceea ce poate fi considerat cele mai bune lucrări de sculptură a fost creat aici Dacă școala de castilă a dominat în primul secol al treilea în capitală, atunci la sfârșitul secolului superioritatea Andaluzului Ma- Pedro de Mena pocăind Magdalena, Copac pictat, cm Muzeul Național de Sculptură Valadolid (se află în prezent în Prado) Pedro de Mena Sâmbătă Peter Alcanstarsky, Copac pictat, cm Muzeul național de sculptură Wellyadolid Manuel Pereira Sf Bruno, Piatră, cm Madrid Academia de Arte Plastice San Fernando Semănat pe stânga: Narso tome Capella El Transparent, - Catedrala de marmură și bronz din Toledo Semănat pe dreapta: Thomas de Sierra Altar (mai sus), parte (mai jos), copac pictat, lățime cm Medina de Rioseko, Iglesia de Santiago Nerges Acest lucru a fost cauzat de șederea în Madrid Alonso Kano, Pedro de Mena și Jose de Mora Cel mai remarcabil sculptor care a lucrat la Madrid în Secolul XVII a fost portughezul, Manuel Pereira ( - ) „Sfântul său Bruno” ( ), creat pentru portalul Mănăstirii Shelter El Paular din Madrid (se află acum în colecția Academiei Regale de Arte Elegante, San Ferno, Madrid) este una dintre cele mai remarcabile sculpturi de piatră ale sale timp (vezi mai sus) Această figură - gândirea la moarte - nu este pictată și poartă o amprentă a laturii mai ascetice a artei spaniole Conform mărturiei lui Palomino, ori de câte ori Philip IV a trecut pe lângă statuie, el a ordonat să oprească trăsura pentru a privi din nou această lucrare Alți sculptori, în special Domingo de la Rio și Juan Sanchez Barba, au susținut nivelul ridicat al artei lui Pereira la Madrid în secolul următor Secolul XVIII Istoricii de artă au neglijat pe nedrept sculptura spaniolă din secolul XVIII Parțial a umbrit -o În plus, secolul precedent, a fost criticat grav în timpul dominanței neoclasicismului O astfel de opinie mai degrabă prejudecată a fost relativ recent revizuită Vom lua în considerare pe scurt această perioadă din două motive În primul rând, mai multe mari nume ale Maeștrii secolului al XVIII -lea nu pot fi ignorate în contextul sculpturii baroce spaniole În al doilea rând, în prima treime a secolului, au fost create lucrări baroce care au o importanță deosebită datorită contribuției lor la dezvoltarea acestui stil, reprezintă continuarea și dezvoltarea tendințelor artistice care au apărut în ultimele decenii ale secolului precedent Această dezvoltare este evidentă în special prin sculptura altarelor Bisericile au fost pline de compoziții complexe din coloane, care se potrivesc, reliefuri și imagini sculpturale care au căutat să creeze impresia lui Gesamtkunstwerk, adică o lucrare holistică de artă Această tendință, așa cum am văzut, este, de asemenea, caracteristică barocii în ansamblu Un altar mare bogat decorat în Biserica Santiago din Medina de Rioseko (vezi dreapta) este un exemplu al unei astfel de dorințe; Această lucrare a fost creată ca urmare a lucrării comune a doi maeștri celebri din această perioadă - Joaquin de Churrigers ( - ) și sculptorul Thomas de Sierra O altă familie de arhitecți - volum - este strâns legată de lucrarea Capelei El Transparent din Catedrala din Toledo (vezi dreapta și p ) - o capodoperă a sculpturii spaniole Această lucrare a fost concepută pentru a simboliza sacramentul, a servi ca o legătură cu revelația divină Utilizarea de materiale precum bronzul și marmura implică influența altor țări europene Narso Tome ( - ) a finalizat lucrările la altar pe un mandat de doisprezece ani cu ajutorul fraților săi Diego și Andres El Transparente este o structură arhitecturală și tehnică impresionantă, o compoziție monumentală de altar iluminată de o fereastră din boltă, a combinat opera arhitectului, sculptorului și pictorului în personificarea Euharistiei, care a fost principala pentru Biserica Catolică În secolul XVIII, Madrid s -a transformat într -un centru pentru dezvoltarea sculpturii spaniole Intrarea în tronul dinastiei Bourbon a pus capăt izolării artei și arhitecturii spaniole; Mulți sculptori străini, în principal din Franța și Italia, au fost invitați să proiecteze noi palate regale Dimpotrivă, decorarea decorativă a bisericilor a rămas în cadrul formelor tradiționale, așa cum se poate vedea, de exemplu, conform celebrei opere a lui Juan Alonso „Holy Pavel’s Head” (vezi P ), care este acum localizată acum în Muzeul Național de Sculptură din Valyadolid Aceasta este o altă ilustrare naturalistă a martiriului: capul unui sfânt cu privirea oprită și sprâncenele reduse, așezată pe o bază tăiată dintr -un copac, este un grad extrem de realism Următoarea generație de sculptori născuți deja în secolul al XVIII -lea a întruchipat semnele caracteristice ale etapei finale a spaniolilor Juan Alonso Noilbril șef al Sf Paul, Arbore colorat, înălțime de cm, lățime , cm Walleadodid, Muzeul Național de Sculptură Louis Salvador Carmonon Un păstor doborât, la mijlocul secolului al XVIII -lea, lemn pictat și argint, cm Nava del Rei (Valdolid), mănăstirea Capuchin Francisco Saltsillo Secret Baeches copac pictat, Valoare naturală Murcia, Muzeul Saltsillo Sculptură barocă În a doua treime a secolului, poziția dominantă a fost ocupată de o artă axată pe Rococo, care a păstrat în trecut o execuție de înaltă calitate și tendințe realiste în trecut Louis Salvador Carmon ( - ) a fost principalul reprezentant al Școlii de la Madrid, a cărui influență s-a răspândit treptat în provincie „Sfântul Păstor” este o sculptură non -marble păstrată în mănăstirea Kapucinov din Nava del Rei (orașul natal din Carmons), poartă o nouă imagine a Fecioarei: este reprezentată aici mult mai moale și mai pământească decât a fost înfățișată înainte și aceasta este, de asemenea, accentuat de expresia feței ei și de a o decora cu accesorii aristocratice de argint - o pălărie, un baston, cercei și un inel - (vezi deasupra stânga) Lucrările lui Francisco Saltsillo ( - ) din Mursia marchează efectul din ce în ce mai mare al Rococo asupra sculpturii spaniole din această perioadă Legăturile economice și culturale cu țările mediteraneene, atât de caracteristice în această regiune, au fost atrase aici de artiști precum francezul Antonio Dupar și napolitanul Nicholas Saltsillo, fratele lui Francisco Saltsillo; Au pregătit calea pentru influența mai largă a artei europene mai târziu Francisco Saltsillo și -a perfecționat modul de grupuri sculpturale pentru procesiuni similare cu „seara secretă” ( ) (vezi dreapta sus) În această compoziție, doisprezece apostoli așezați în jurul mesei sunt înzestrați cu caracteristici psihologice individuale vii Este demn de remarcat faptul că de la bun început la Castilia până la ultima etapă a dezvoltării în Mursia remarcabilă Negătirea barocii spaniole au fost create într -o singură formă, și anume, au fost lucrări de artă „procesuală”, deși adesea aveau soluții compoziționale diferite Interesul pentru neoclasicism a apărut în timpul domniei lui Charles III ( - ) Prin aderarea la tron, regele a cerut mai strict și funcționalitate din partea artei, această afecțiune a fost chiar susținută de un decret special Conform noilor reguli, ar trebui evitată utilizarea lemnului în sculptură, deoarece piatra și marmura erau disponibile în aproape orice zonă a regatului Justificarea unei astfel de comenzi a fost o referire la pericolul incendiilor din cauza sculpturilor din lemn și a costurilor ridicate ale lucrărilor pictate Adevăratul motiv, însă, a fost complet diferit și acoperit din motive de estetică S -a asistat că o sculptură din lemn va fi totuși folosită pentru nevoile Bisericii; Acest lucru nu a fost permis doar, ci și mult mai ieftin; Adesea, sculptura era vopsită în alb, astfel încât să semene cu marmura În această perioadă, gipsul și plasticul ceramic au devenit, de asemenea, populare Aceste măsuri decisive au rupt brusc dezvoltarea sculpturii baroce; Deci ultima pagină a istoriei artei, atât de caracteristică Spaniei, s -a închis Karin Helvig Secolul XVII Pictură italiană, Spania și Franța O caracteristică curioasă a diferențelor dintre Italia, Spania și Franța din secolul XVII a sunat din gura unui bâlbâit în romanul Lope de Vega „Wanderer în patria sa” Jester a spus că ar dori să se nască în Franța, să trăiască în Italia și să moară în Spania; Primul se datorează onestității nobilimii franceze și a regelui, al doilea se datorează libertății și veseliei italienilor și, în sfârșit, a treia duse la puritatea și sinceritatea credinței creștine a spaniolilor Dorința de a trăi în Italia, exprimată de personajul Lope de Vega, este caracteristică multor personalități creative din acea epocă Nu numai Poussen și Claude Lorren, ci și Velazquez și Ribera - aceste patru mari ma- Sterus - toate, în ciuda originii diferite, s -au străduit în Italia și, mai ales, la Roma Pictorii italieni, care au creat în acest moment, s -au mutat adesea dintr -un oraș în altul, dar mai ales în peninsula lor nativă Apenine Cu toate acestea, cerul azur din Italia nu pentru toți artiștii s -a dovedit a fi la fel de favorabil De exemplu, istoricul artei spaniole Antonio Palomino subliniază că la Roma nu exista decât o cerere pentru maeștri maturi; Tinerii pictori în zadar au petrecut mulți ani acolo, orbiți de „labirintul izbitor al miracolelor” și au murit adesea în sărăcie Mulți artiști din Spania, continuă Palomino, au fost convinși de propriul lor exemplu că ar fi mai bine pentru ei să adere la Școala Spaniolă de Pictură decât Roman Recunoașterea multor stăpâni ai picturii din secolul XVII, ale căror nume sunt numite astăzi printre cei mai remarcabili artiști ai vremii lor, nu a avut loc imediat Acest lucru avea nevoie de două secole Critica artei Baroque, care a sunat în secolele XVIII și XIX, a fost îndreptată mai mult împotriva picturii decât împotriva arhitecturii În lucrarea sa, „Renașterea și barocul” ( ) Henry Velf-Lin a pus sub semnul întrebării valorile epocii care au acordat preferință „efecte vaste, colosale, atotputernice” și a numit neglijarea clară a opiniilor renascentiste asupra armoniei eronat Mai târziu, în „Conceptele de bază ale istoriei artei” ( ), el scrie despre legătura dintre formele baroce și moderne Între aceste două lucrări, s -a văzut opera lui Alois Riga „Apariția artei baroce la Roma” ( ), în care arhitectura acestei epoci a fost considerată într -o lumină pozitivă Multe alte monografii sunt, de asemenea, dedicate unei analize comparative a picturii baroce Cel mai semnificativ dintre ei pot fi numiți „pictură barocă la Roma” ( ) Foss german și „pictură barocă în țările romanice” ( ) Nikolaus Pevzner și Otto Grautoff În ultimele două secole, atitudinea față de lucrările artiștilor baroci italieni nu a diferit în ceea ce privește unanimitatea evaluărilor Creațiile lui Caravaggio, care au fost împărțite în două tabere chiar și contemporanii săi (iar adversarii l -au criticat pentru neglijarea decorului și absența „măsurării istorice”), în secolul XX au început să fie considerate harbingeri ai modernismului Pusssena contemporanii considerați un filozof în pictură, munca sa este înaltă Evaluat de David și Engr Succesul strălucitor al Guido Reni, care a început în timpul vieții artistului, a fost umbrit doar de operațiunea comercială și de tranziția motivelor lucrărilor sale către zona banală Atitudinea față de artistul spaniol a fost mai puțin lipsită de ambiguitate: astfel de maeștri precum Diego Velazquez, Francisco Surbaran și, mai ales, Husep Ribera, atrage un spectator modern, spre deosebire de Bartolomeo Murillo Velazquez a fost deschis la mijlocul secolului al XIX -lea de artiștii francezi, în special, Kurba și Mana, care au fost încântați de tehnica sa de pictură de neegalat Istoricii de artă au observat Velazquez puțin mai târziu; Multe monografii i -au fost dedicate, printre care lucrarea lui Carlo Eustrate „Diego Velazquez și ERA -ul său” ies în evidență ( ) Picturile lui Murillo din secolul al XVIII -lea au fost atât de populare încât, în , Charles III chiar le -a interzis să le scoată din Spania Cu toate acestea, la sfârșitul secolului al XIX -lea, moda a trecut în cele din urmă, iar artistul a început să fie considerat „dulce și sentimental” 